
Schwungvoller  Start:
Gelsenkirchens  neue
Ballettchefin  im  „Ersten
Gang“
geschrieben von Anke Demirsoy | 16. Oktober 2012

Wenn  Drei  um  Eine  buhlen:
Szenenfoto  aus  Bridget
Breiners  Choreographie
„Sirs“  (Copyright:  Costin
Radu)

33 Jahre lang stand der Name von Bernd Schindowski für den
Tanz in Gelsenkirchen. Nun ist der Wechsel da: Die gebürtige
US-Amerikanerin  Bridget  Breiner  wirkt  fortan  als
Ballettdirektorin  am  Musiktheater  im  Revier  (MiR).  Sie
arbeitet mit einer zwölfköpfigen Compagnie und mit Gästen, die
als Residenzkünstler an das Haus gebunden sind.

Von  vielen  neuen  Gesichtern  ist  daher  zu  berichten,  von
frischem Schwung und von einem vielversprechenden Anfang. Der
erste Tanzabend, mit dem Breiner und ihre Compagnie sich jetzt
vorstellen, bietet unter dem Titel „Der erste Gang!“ nicht
weniger  als  zehn  verschiedene  Choreographien.  Ein  „bunter
Strauss“, wie von Intendant Michael Schulz angekündigt, wurde
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zum Glück nicht daraus. Vielmehr reihen sich kleine Piècen von
namhaften Choreographen zu einem kurzweiligen Abend, der den
künstlerischen  Anspruch  der  neuen  Ballettchefin  gleichwohl
deutlich formuliert. Die in Ohio geborene Künstlerin errang
Solisten-Positionen am Bayerischen Staatsballett, am Ballett
der Dresdner Semperoper und am Stuttgarter Ballett, bevor ihr
Weg  ins  Ruhrgebiet  führte.  Tief  im  klassischen  Repertoire
verwurzelt,  vermag  sie  Spitzentanz  und  modernes
Bewegungsvokabular  mit  glücklicher  Hand  zu  verbinden.

Wie  leicht  ihr  das  gelingt,  zeigt  ihre  Choreographie  „La
Grande Parade du Funk“ gleich zu Beginn. Aidan Gibson und der
ungemein athletische Joseph Bunn wirbeln in einem Pas de Deux
über  die  Bühne,  der  glamouröse  Eigendarstellung  durch
selbstironische  Coolness  unterläuft.  Es  ist  dieser
intelligente, zuweilen durchaus freche Humor, der den Abend
auch im weiteren Verlauf immer wieder einen Zentimeter vom
Boden  abheben  lässt.  Wenn  drei  Tänzer  in  „Sirs“  um  eine
kokette  Dame  buhlen  (Maiko  Arai),  kommt  das  ritualisierte
Cowboy-Gehabe fließend, synchron und herrlich lässig über die
Bühnenrampe.

Aber Breiners Compagnie fächert viele weitere Facetten auf.
Aufregend kraftvoll tanzt der Brasilianer Junior Demitre das
Solo  „Cultural  Cannibalism“  von  Luiz  Fernando  Bongiovanni.
Seine  raumgreifenden,  von  starker  Rhythmik  geprägten
Bewegungen wirken wie ein Manifest des Machismo: hochfahrend
und selbstsicher, lässig und provokant. Mächtig legen auch
Kusha Alexi und Iván Gil Ortega los, die „In the Middle,
somewhat elevated“ von William Forsythe mit Energie aufladen,
bis es wie gefahrvoller Wechselstrom zwischen ihnen fließt.

Die ruhigen Stücke des Abends hinterlassen keinen geringeren
Eindruck.  Mit  abgezirkelten,  bis  in  die  Fingerspitzen
kalkulierten  Bewegungen  durchmisst  Bojana  Nenadovic  die
„Architektur  der  Stille“  von  Edward  Clug.  Gemeinsam  mit
Wieslaw  Dudek  weitet  sie  Renato  Zanellos  Pas  de  Deux  zum
berühmten „Adagietto“ von Gustav Mahler zu einer berührenden



Studie über Aufbruch und Ermattung, Sehnsucht und Resignation.
Bridget Breiner selbst stellt sich mit dem Solo „Tué“ von
Marco Goecke vor.

Zu hektischen, quasi hyperventilierend gesungenen Chansons von
„Barbara“  tanzt  sie  mit  flatterhaften,  frenetischen
Bewegungen, die dieser Musik bis ins Detail entsprechen. In
ihrer neuen Choreographie „Blau Blue Bleu“ zum „Amerikanischen
Quartett“  von  Antonin  Dvořák,  inspiriert  von  Yves  Kleins
Gemälden  im  Foyer  des  Musiktheaters,  versetzt  Breiner  den
Traditionen des Klassischen Balletts freche Seitenhiebe. Die
eindrucksvolle,  ungemein  ästhetisch  beleuchtete  Bühne  von
Jürgen  Kirner  lässt  dazu  Kunstnebel  in  einem  Glaskasten
zirkulieren.

„Der Erste Gang!“ war für Bridget Breiner und ihre Compagnie
ein voller Erfolg. Wir sind gespannt auf Weiteres.

Entstelltes  Genie:  Kurt
Weills  „Street  Scene“  am
Musiktheater in Gelsenkirchen
geschrieben von Anke Demirsoy | 16. Oktober 2012
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Leben  in  einer  schäbigen
Mietskaserne:  Das  Ehepaar
Maurrant (l. Joachim Gabriel
Maaß  und  Noriko  Ogawa-
Yatake)  und  Tochter  Rose
(Dorin  Rahardja,  r.  Foto:
MiR/Pedro Malinowski)

Den Blick für das Leid der Unterprivilegierten, Unterdrückten
und  Verfolgten  verlor  der  Komponist  Kurt  Weill  auch  nach
seiner Flucht aus Nazi-Deutschland nicht. In den USA musste
der Schöpfer der „Dreigroschenoper“ sich freilich anpassen, um
Erfolg zu haben.

Nach  intensiven  Studien  amerikanischer  Folksongs  und  der
Jazzmusik unternahm der Einwanderer das Wagnis, eine originär
„Amerikanische Oper“ schaffen zu wollen, die für ihn nur aus
der populären Musik des Landes hervorgehen konnte.

Mit größter Energie arbeitete Kurt Weill an „Street Scene“,
inspiriert vom gleichnamigen Drama von Elmer L. Rice, das 1929
den Pulitzer Preis erhielt. Die Handlung, Mitte der 40er Jahre
in  den  Slums  von  New  York  angesiedelt,  zeigt  Amerika  als
„Melting pot“ der Nationen, aber auch die Deformation der
Menschen  durch  materielle  Not.  Im  Mittelpunkt  steht  die
Familie Maurrant: Anna betrügt ihren Ehemann Frank, während
Tochter  Rose  mit  dem  jüdischen  Intellektuellen  Sam  Kaplan
anbandelt.  Unter  den  Augen  klatschsüchtiger  Mietskasernen-
Bewohner spitzen sich die Dinge zu, bis es zu einem Doppelmord
aus Eifersucht kommt.

Das  Gelsenkirchener  Musiktheater  legt  „Street  Scene“  zur
Saisoneröffnung  in  die  Hände  von  Gil  Mehmert,  Musical-
Professor an der Folkwang-Universität Essen und Regisseur für
die Eröffnungsshow des Kulturhauptstadtjahrs Ruhr.2010. Diese
Entscheidung ist schwer verständlich, zumal das Programmheft
das „vermeintliche Musical“ als „Große Oper“ lobt. Mehmerts
Zugriff ist zu sehr auf Unterhaltung bedacht und verniedlicht



die sozialen Schärfen des Dramas. Statt der im Programmheft
versprochenen  „aufregenden  Gesellschafts-  und  Sittenschau“
sehen wir eine bunte, zahnlose Revue, in der das Publikum
sogar beim grausigen Doppelmord noch amüsiert gluckst.

Lys Symonettes deutsche Übersetzung der Songtexte von Langston
Hughes  sträubt  sich  gegen  den  Fluss  der  Musik,  die  vom
jazzigen  Swing  zu  Wagner’scher  Emphase,  von  der
schwelgerischen Puccini-Arie zum flotten Schlager und von der
Kavatine zum Blues gleitet. Die dafür nötige Geschmeidigkeit
kann Dirigent Heiko Mathias Förster den Musikern der Neuen
Philharmonie  Westfalen  nur  bedingt  vermitteln.  So  gut  es
gelingt, zarte Momente wie die Ode an den Fliederstrauch mit
subtilem Klangzauber zu unterlegen, so oft scheint sich das
Holpern der deutschen Texte im Orchestergraben fortzusetzen.
Hoffnung  stiftende  Ansätze  von  US-amerikanischem  Schwung
geraten immer wieder ins Straucheln.

In Erinnerung bleibt das Bühnenbild von Heike Meixner, die uns
einen halb umgestürzten Hochhausblock von unten zeigt, und ein
Ensemble,  das  an  diesem  Abend  mehr  Spielfreude  denn
sängerische Glanzleistungen bietet. Glaubhaft zeigen Joachim
Gabriel  Maaß  und  Noriko  Ogawa-Yatake  die  fortschreitende
Verhärtung und Verhärmung des Ehepaars Maurrant durch einen
gnadenlosen Alltag. Weicher und hoffnungsvoller ist Tochter
Rose, der Dorin Rahardja warme und wandlungsfähige Soprantöne
gibt.  Lars-Oliver  Rühl  verleiht  Sam  Kaplan  Puccini-Farben,
nicht immer ohne Mühe. Umgeben sind diese Hauptakteure von
einem Typenkabinett, das zuweilen am Rande des Tingeltangel-
Theaters agieren muss. Kurt Weill, dieses geniale musikalische
Chamäleon,  begegnet  uns  quasi  in  Turnschuhen,  behängt  mit
einer Federboa aus prallbunten Klischees. Wie sollen wir ihn
da ernst nehmen?

(Der  Bericht  ist  zuerst  im  Westfälischen  Anzeiger
erschienen. Informationen: www.musiktheater-im-revier.de)

http://www.musiktheater-im-revier.de


Kleine  Nixe  mit  großer
Sehnsucht  –  Dvořáks
Märchenoper  „Rusalka“  in
Gelsenkirchen
geschrieben von Anke Demirsoy | 16. Oktober 2012

Wasser  ist  ihr  Element:
Petra  Schmidt  als  Nixe
„Rusalka“  in  der
gleichnamigen  Märchenoper
von  Antonin  Dvorak.
(Copyright:  Pedro
Malinowski/MiR)

Worte eines ewig Unbehausten komponierte Franz Schubert einst
seinem „Wanderer“ in die Kehle. „Die Sonne dünkt mich hier so
kalt / die Blüte welk, das Leben alt / Und was sie reden,
leerer Schall / Ich bin ein Fremdling überall.“

Ähnlich sieht Elisabeth Stöppler die Titelheldin aus Antonín
Dvořáks Märchenoper „Rusalka“. Die Regisseurin, viel gerühmt
für  ihre  Britten-Deutungen  am  Gelsenkirchener  Musiktheater,
nimmt  sich  dort  jetzt  der  kleinen  Nixe  mit  der  großen
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Sehnsucht nach der Menschenwelt an. Wie diese Welt aus der
Perspektive  eines  Naturwesens  aussieht,  zeigt  Stöppler  in
einem  verstörenden,  zunehmend  düsteren  und  blutigen
Bilderbogen. Rusalka sucht Glück und erfährt Leid, übt Treue
und erntet Verrat, schenkt Liebe und leidet Gewalt.

Das reizende Wasserwesen hat in der Gelsenkirchener Neufassung
von Beginn an keine Heimat. Rusalka begegnet uns nicht in
einem See, sondern eingesperrt in einer klinisch weißen Zelle.
Wasser kommt als Element nur am Rande vor. Nixenschwestern und
Wassermann  scheinen  sich  aus  Tilman  Knabes  Essener
„Rheingold“-Inszenierung verlaufen zu haben: ein aufreizendes
Damentrio  auf  Stöckelschuhen,  gejagt  von  einem  lüsternen
Wassermann  (sonor:  Dong-Won  Seo)  in  blauer  Arbeitsmontur.
Keusch und rein wirkt in diesem triebgesteuerten Umfeld allein
Rusalka. Barfuß und in ein weites weißes Hemd gekleidet, hockt
sie unbeteiligt in der Ecke und sehnt sich fort.

Mit dem Auftritt der Hexe Jezibaba (nicht ohne Schärfe: Gudrun
Pelker) und des Prinzen (angenehm wenig forciert: Lars-Oliver
Rühl) rückt die problematische, teils plakative Ästhetik der
Produktion ins Blickfeld. Während die Hexe mit übertrieben
viel  Pelz  und  Perücke  durch  die  Szene  wallt,  fallen  beim
Prinzen  rasch  die  Hüllen.  Die  Regie  übersetzt  Natur  und
Natürlichkeit  mit  Nacktheit;  die  Zivilisation  kommt  mit
Lippenstift und hohen Hacken daher. Diese allzu naheliegende
Lösung  wird  mit  grobem  Strich  durchgeführt.  Die  harsche
Zivilisationskritik bringt diverse Seltsamkeiten hervor, zum
Beispiel eine Putzkolonne in Schutzanzügen, die aussieht, als
säubere sie gerade einen havarierten Reaktorblock.

Konträr  zu  solchen  Grellheiten  steht  die  intensive,  oft
berührend einfühlsame Personenführung. Der dritte Akt endet in
einer wahren Farbschlacht: Alles und alle sind befleckt und
verschmiert, sei es mit schwarzem Matsch oder mit Blut. Die
geschundene Kreatur wiegt sich in traumatisierten Schaukel-
Bewegungen.  Immerhin  gibt  es  Szenenapplaus  für  das
eindrucksvolle  Schlussbild  (Bühne:  Annett  Hunger).



Sanfte Naturklänge, aber auch Pracht und Pomp höfischer Tänze
erfüllen  die  Musiker  der  Neuen  Philharmonie  Westfalen  mit
sinfonischem  Glanz.  Erneut  läuft  das  Orchester  unter  der
Leitung  von  Rasmus  Baumann  zu  Hochform  auf,  zieht  viele
farbenreiche Klang-Register, ohne sich in den Vordergrund zu
spielen. Die Musiker breiten ein feines Netz von Leitmotiven
aus,  das  die  Sänger  trägt:  Darunter  Majken  Bjerno  als
verführerische fremde Fürstin, sowie Petra Schmidt, die in der
Titelpartie  einen  großen  Erfolg  feiert.  Mit  feinem  Gefühl
fächert die Sängerin die Seelenwelt der Nixe vor uns auf.
Traumverloren besingt sie den Mond, keusch und kühl und innig
zugleich. Ihr Sopran kann mädchenhaft hell klingen, entwickelt
bei der Darstellung von Schmerz und Leidenschaft aber viel
innere Glut. Trotz der physischen Vehemenz, mit der Petra
Schmidt sich in das Spiel wirft, verliert ihre Stimme nie das
Ebenmaß.  Alles  klingt  wunderbar  warm,  kultiviert  und
geschmeidig. An dieser starken Leistung gibt es nichts zu
rütteln.

(Der Bericht ist zuerst im Westfälischen Anzeiger erschienen.
Weitere Informationen: www.musiktheater-im-revier.de)

Großstadt-Triptychon  in
Gelsenkirchen:  Glanz  und
Elend der Zwanziger Jahre
geschrieben von Anke Demirsoy | 16. Oktober 2012
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Menschen  auf  engem  Raum:
Szene aus „Leben in dieser
Zeit“  von  Edmund  Nick  auf
Texte  von  Erich  Kästner
(Foto: MiR/Pedro Malinowski)

So geht es den Trägern berühmter Namen: Was einerseits Türen
öffnen kann, weckt andererseits Erwartungen, die nicht selten
zur hohen Messlatte werden. Im Gelsenkirchener Musiktheater
stand jetzt das Großstadt-Triptychon des Malers Otto Dix Pate
für  einen  gleichnamigen  Abend,  der  drei  Opern-Einakter
verschiedener  Komponisten  mit  Hilfe  des  Tanzes  zu  einem
Panorama der goldenen Zwanziger Jahre verbinden sollte.

Dabei  haben  „Zeus  und  Elida“  von  Stefan  Wolpe,  „Leben  in
dieser Zeit“ von Edmund Nick und das „Mahagonny-Songspiel“ von
Kurt Weill kaum mehr gemein als die Entstehungszeit. Stefan
Wolpes 1928 uraufgeführtes Werk ist eine Groteske, in der Zeus
auf der Suche nach Europa mitten auf dem Potsdamer Platz in
Berlin  landet  und  sich  in  den  Wirren  einer  modernen  Zeit
verheddert.  Wolpe  hat  dazu  eine  expressionistische,  hoch
komplexe Musik geschrieben, in der Anleihen aus der Tanz- und
Unterhaltungsmusik der Zwanziger grell aufleuchten.

Ganz  anders  der  Kästner-Freund  Edmund  Nick,  seinerzeit
Hauskomponist beim Schlesischen Rundfunk Breslau und nach dem
Krieg beim WDR in Köln. Seine lyrische Suite „Leben in dieser
Zeit“ (1929) ist ein unterhaltsames Hörspiel, dessen Chansons
und Chöre fast einschmeichelnd glatt ins Ohr gehen. Meilenweit
ist diese Musik von den geschärften Klängen des „Mahagonny
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Songspiels“ (1927) von Kurt Weill entfernt, der aus einem
kleinen Instrumentarium ein Maximum an Biss und Schmiss heraus
holt.

Gelsenkirchens neuer Ballettchefin Bridget Breiner oblag das
Experiment, diese Trias zu einem Gesamtkunstwerk zu schmieden.
Aber aus dem Nebeneinander von Sängern und Tänzern will lange
kein Miteinander werden. Im Bühnenbild von Jürgen Kirner, der
mit zugespitzten Hochhaus-Silhouetten und beengten Wohn-Zellen
arbeitet, belebt der Tanz zwar die Szene, bleibt aber meist
nur Beiwerk. Unbeholfenheiten lassen die Produktion an immer
neuen Stellen haken und holpern. Mal droht „Zeus und Elida“ in
eine Kostümparade abzurutschen, mal ist die Personenführung
unglücklich wie im Falle von Thomas Möwes, der als Zeus leider
nur stimmlich eine gute Figur abgeben darf. Dann wieder nimmt
die zu oft ungenaue Rhythmik des Sprechgesangs (Joachim G.
Maas) Kästners Versen in „Leben in dieser Zeit“ viel von ihrer
Wirkung.

Gelungenes findet sich erst im zweiten Teil des Abends, der
dann doch noch an Dichte gewinnt. In „Leben in unserer Zeit“
vermittelt Lars-Oliver Rühl als „Herr Schmidt“ viel von der
Ohnmacht  und  Einsamkeit  des  Durchschnittsmenschen.  Christa
Platzer berührt als Chansonette mit dem Lied einer Mutter, die
an der physischen und emotionalen Ferne des erwachsenen Sohnes
leidet. Zum Song „Man müsste wieder 16 sein“ choreographiert
Bridget Breiner einen Pas de deux von zauberhaft schwebender,
unbekümmerter Leichtigkeit. Wo es um den Zorn der sprachlosen
Mehrheit  geht,  steigert  sich  ihre  elegante  Tanzsprache  zu
kraftvollen und kämpferischen Gesten.

Das  „Mahagonny  Songspiel“  ist  ohnehin  zu  stark,  um  seine
Wirkung gänzlich zu verfehlen. Wo der Benares-Song so schön
nach  Katzenjammer  klingt  und  der  Mond  von  Alabama  den
Gesetzlosen scheint, schimmert auch das Versprechen auf, das
Bridget Breiner den Gelsenkirchener Tanzfreunden macht.

(Der Bericht ist zuerst im Westfälischen Anzeiger erschienen.



Info: www.musiktheater-im-revier.de)

Im  blauweißen  Rausch:
Schalke-Musical  „nullvier  –
keiner kommt an Gott vorbei“
in Gelsenkirchen
geschrieben von Bernd Berke | 16. Oktober 2012
Von Bernd Berke

Gelsenkirchen. An gewisse Hinge muss man zwar fair, aber doch
subjektiv herangehen. Wenn Schalke 04 sein Hundertjähriges mit
einem  Musical  im  Gelsenkirchener  Musiktheater  feiert,  dann
lässt  einen  dies  als  Dortmunder  (der  eben  mit  dem
rivalisierenden  BVB  fiebert)  nicht  kalt.  Hier  also  ein
„Leidensbericht“ aus dem fremden Vergnügungs-Bezirk.

Ein paar illustre Premierengäste ließen sich blicken: allen
voran  Nationalmannschafts-Teamchef  Rudi  Völler  und  Schalker
Recken aus großen Tagen (Klaus Fischer, Rolf Rüssmann & Co.).

„nullvier  –  Keiner  kommt  an  Gott  vorbei“  heißt  das  fast
dreistündige Spektakel mit Musik von Enjott Schneider. Story
der vom Verein bestellten Produktion: Schalke steht in den
80ern (zeitgerecht: Bühne von Knut Hetzer, Kostüme von Judith
Peter) vor dem Abstieg, weil der spiel- und trunksüchtige
Leitwolf Stephan Krause (halbseiden bis zum Klischee: Sören
Kruse) absichtlich einen Eifer versieht hat.

Bitte erst nach Saisonschluss sterben

Alle Hoffnungen richten sich nun aufs unverdorbene Jungtalent
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„Jojo“  Schrader  (jugendlich-naive  Variante  eines  „Erlösers“
mit  zuweilen  schmalziger  Stimmlage:  Rasmus  Borkowski).  Der
fiese Krause intrigiert auf Dauer vergebens.

Dazu die zuckersüße Liebesgeschichte: „Jojo“ verknallt sich in
die  Cello  spielende  (Kultur  verschmilzt  mit  Kickerei!)
Unternehmertochter  Louisa  (Carina  Sandhaus).  Als  die  einen
Unfall  baut  und  mit  Vespa-Roller  ins  Tattoo-Studio  rast,
landet  sie  geradewegs  auf  Jojo,  während  der  sich  das
SchalkeEmblem  eintätowieren  lässt.

Wetten, dass Jojo im letzten Saisonspiel das entscheidende Tor
schießt und nach einigen Irrungen Louisa erringt? Zum Schluss
vereinen  sich  erotische  Verzückung  und  Fußball-Enthusiasmus
nahezu rauschhaft.

Und die Sache mit Gott? Nun, die ist das Schönste. Denn „Der
Alte“  (Heinz  W.  Krückeberg)  bringt  echten  Revier-Witz  ins
Spiel, indem er Gott (Andreas Windhuis) um Sterbeaufschub bis
zum Saisonende bittet. Der gemütliche Gott wiederum, anfangs
weiß  gekleidet,  trägt  hernach  ein  bläulich  schimmerndes
Gewand.

Wohlfeiles Sticheln gegen den BVB

Klar,  dass  man  gegen  Schwarzgelb  stichelt:  Den  Bösewicht
Krause kriegen Jojo und seine Freunde klein, weil sie ihm mit
BVB-Tätowierung drohen. Da winselt er: „Bitte alles – nur das
nicht!“ Haha. Geschenkt!

Enjott  Schneider  ist  in  erster  Linie  als  Filmmusiker
(„Schlafes  Bruder“,  „Stalingrad“  usw.)  hervorgetreten.  Auch
seine  neue  Schöpfung  hört  sich  an  wie  ein  dienender
Soundtrack. Doch hier müssten sich die Töne mehr aufdrängen.
Nirgendwo findet die leidlich flotte Partitur mit solidem Big
Band-Sound  (musikalische  Leitung:  Kai  Tietje)  aus  eigener
Kraft zu einem wahren Ohrwurm.

Abstecher  in  Disco-Rhythmen,  Operettenseligkeit  oder



Orientalik  helfen  kaum.  Die  schmissigsten  Stellen  sind
geborgt: „Steh‘ auf, wenn du Schalker bist“ (nach „Go West“
von den Pet Shop Boys) ist der Hit des Abends. Tatsächlich
steht das Publikum auf und klatscht frenetisch wie in der
Fankurve. Nur notorische Dortmunder bleiben säuerlich sitzen.

Bonbonbuntes Frauenbild der 50er Jahre

Buch (Michael Klaus) und Songtexte (Bernd Matzkowski) stammen
leider nicht aus einer Hand. Manches reimt sich recht hilflos.
Aber  man  darf  bei  solchem  Stoff  auch  nicht  zu  filigran
ziselieren.

Zum  Fußball  fallen  der  Regie  (Matthias  Davids)  prägnante
Szenen zwischen Büdchen, Umkleide und Training ein, zur Liebe
weniger. Da lauert Kitsch, und man arbeitet sich noch an einem
bonbonbunten Frauenbild der 50er Jahre ab.

Dass  manche  Gesangsleistungen  begrenzt  sind,  wird
vergleichsweise klar, wenn – neben allen Gästen – Richetta
Manager  (Ensemble-Star  im  Musiktheater  im  Revier)  als
Tätowiererin  Aurora  unwiderstehlich  gospelt.

„Das eingeschworene Publikum johlt begeistert, und die Chose
dürfte zum Selbstläufer werden: Hier kann Blauweiß in Träumen
von gottgefälligem Ruhm schwelgen.

Nächste  Termine:  11.,  13.,  16.,  28.,  29.  Mai  (teils
ausverkauft), weiter bis 30. Juni. Karten (8,50-41,50 Euro):
0209/40 97 200.


